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RESUMEN 
El presente trabajo contiene un estudio de la escenografía en la obra “Bailando en Lughnasa” estrenada 
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escenografía examinando el valor interpretativo de cada objeto en escena. Además de ser un estudio 
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El presente trabajo analiza la escenografía de la obra “Bailando en Lughnasa” de Brian Friel, estrenada 
en Junio del 2013 por los alumnos de cuarto año del paralelo A, bajo la dirección del maestro Jorge 
Mateus. La autora formó parte del elenco de la obra y para tener un acercamiento a la escenografía 
decidió investigar sobre su propio proceso de montaje, ya que en la escuela tubo un acercamiento de 
manera general en cuanto a la materia de diseño teatral. 
Para lograrlo, se indaga en las aproximaciones técnicas  de escenografía planteada por varios autores, 
el punto de vista del director de la obra, el punto de vista del dramaturgo de la obra y finalmente el 
punto de vista del ex iluminador del Teatro, Gualberto Quintana. Reuniendo como proceso 
investigativo un estudio básico de escenografía. 
En cuanto a estructura, este trabajo se organiza de la siguiente manera: 
 La problemática de la investigación. Donde se plantea el bajo conocimiento que tienen los 
estudiantes sobre la materia de diseño teatral. 
 Los estudios previos antes del montaje. Se analiza al autor, al teatro irlandés y a la obra 
“Bailando en Lughnasa”  
 Los principios básicos de escenografía. Se plantea un estudio básico de escenografía en 
cuanto a historia, el uso del espacio, la forma y color.  
 La obra “Bailando en Lughnasa”, Se indaga en el proceso de montaje, los objetos utilizados 
para la creación de ambiente y atmosfera; y, otros elementos complementarios a la 









 CAPÍTULO I  
EL PROBLEMA 
1.1  PLANTEAMIENTO DEL PROBLEMA 
Tras terminar la Carrera de Teatro en la Facultad de Artes, me he cuestionado sobre todo lo aprendido 
en estos cuatro años; sin duda, materias como actuación, danza, técnica vocal, expresión corporal, me 
han ayudado para mi formación profesional actoral. Sin embargo al momento de producir una obra 
teatral he descubierto que hay otros elementos importantes para un montaje como son: la iluminación, 
la música, el vestuario, el maquillaje, la utilería y la escenografía. En la carrera de teatro, estas materias 
son estudiadas de manera general, pero en la vida profesional, es de gran importancia por ello, el 
presente proceso de investigación aborda el estudio escenográfico de la obra “Bailando en Lughnasa” 
estrenada en Junio del 2013 en el teatro de la Facultad de Artes de la Universidad Central del Ecuador, 
además, también está orientada a ser un aporte en el ámbito escenográfico.     
En estos últimos años en nuestro país el desarrollo de la escenografía ha ido creciendo ya sea por las 
influencias extranjeras o por la investigación de los artistas nacionales, en algunos casos; pero en otros 
se puede observar  que  hay propuestas escenográficas  a nivel profesional que no tienen un estudio 
previo de la ubicación de los elementos escenográficos, en algunos casos están de “adorno” y tal vez lo 
hacen de manera involuntaria ya que desconocen del tema.  
Con mi experiencia en arquitectura y la inclinación que tengo por la escenografía, decidí plantear este 
tema como un problema, esperando resolver la carencia de las herramientas adecuadas  para realizar un 
diseño escenográfico y con ello obtener un refuerzo básico hacia el diseño teatral  para  que  sirvan en 
el desarrollo del teatro dentro de la sociedad, no solo a los estudiantes afectados de la carrera de Teatro, 






1.2 FORMULACIÓN DEL PROBLEMA 
Los estudiantes de actuación de la Carrera de Teatro de la Facultad de Artes de la Universidad Central 
del Ecuador tenemos un bajo conocimiento sobre  escenografía como presencia e identidad.  Esto nos 
impide desenvolvernos con responsabilidad en esa área, creando un problema para todos los 
implicados. 
La pregunta que cabe hacerse entonces es: ¿Cuáles son los principios básicos y la importancia de 
escenografía realizados en la obra “Bailando en Lughnasa”? 
Basándome en esta pregunta trataré de resolver cuáles son las carencias en los estudiantes, y demás 
personas que realizan una puesta en escena sin basarse en un “guión” predeterminado. 
1.3 PREGUNTAS DIRECTRICES 
 ¿Por qué se debe considerar le existencia de la escenografía para una obra dramática teatral? 
 ¿Qué importancia tienen los elementos y cuáles son los adecuados  en escena? 
 ¿Cómo se utiliza los elementos de una composición dentro del conjunto de la obra?   
 ¿La concepción de la escenografía permitió que el trabajo de los actores sea un complemento? 
 ¿La escenografía logra ser una herramienta de interpretación dentro del teatro? 
 
1.4 OBJETIVOS  
General 
 Analizar la importancia de la escenografía para la obra  “Bailando en Lughnasa”. 
Específicos 
 Reconocer la importancia de la escenografía en una propuesta teatral 
 Dar a conocer elementos básicos para un montaje escénico. 
 Analizar la propuesta escénica de la obra “Bailando en Lughnasa”  
 Conocer si la concepción escenográfica permitió que el trabajo de los actores fuese un 
complemento.    
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 Demostrar que la escenografía es una herramienta más de la interpretación, que de otros 
elementos del teatro. 
 Crear mediante los capítulos expuestos una guía del ámbito escenográfico   
 
1.5 JUSTIFICACIÓN  
Esta investigación  tiene como fin analizar la importancia del diseño y elaboración de escenografía de 
la obra “Bailando en Lughnasa”.  La escenografía se define por ser el arte de recrear espacios escénicos 
para representar y otorgar el ambiente deseado a una obra de teatro, una película de cine o un programa 
de televisión y a su vez el escenógrafo es el profesional que interviene y realiza la organización de 
dicho espacio, tomando en cuenta las diferentes indicaciones, ya sean de tiempo o de lugar, que se 
encuentran en el texto al igual que la interpretación del director de la obra. 
Considero que la escenografía es parte esencial e importante que ocupa su lugar como “actor 
interpretativo”, es decir, que tiene la misma presencia actoral, aunque no hable y muchas veces ni se 
mueva, sin ella no se entendería a simple vista la obra y los actores no podrían desarrollar sus acciones 
con facilidad. Es por eso que tomo este tema y esta obra.  
No propongo solucionar toda la problemática de escenografía dentro la obra, sino, propongo un estudio 
en el cual los objetos en escena adquieran su respectiva importancia; ya sea dependiendo de su 
ubicación, tamaño, color, cantidad, etc. De esta manera y a partir de la interpretación del guión de la 
obra “Bailando en Luhgnasa” dirigida por el Lcdo. Jorge Mateus, y con el aporte del ex iluminador del 
teatro Gualberto Quintana; además de libros, revistas y páginas en la web. Se reconocerán  los 
elementos necesariamente utilizados para crear la atmósfera en la que los actores interpretaron la obra, 
y a la vez,  el espacio concebido  que permitió a  la escenografía sea un  medio de comunicación, la 









ESTUDIOS PREVIOS ANTES DEL MONTAJE: LA OBRA Y EL 
ENTORNO DE LA EPOCA Y EL AUTOR 
2.1. TEATRO IRLANDÉS  
El teatro irlandés oficialmente “abrió sus puertas el 27 de diciembre de 1904 y, por tanto, fue fundado 
antes que el propio estado irlandés” (Denis Rafter, 2013 p. 5).  Las producciones teatrales en Irlanda  
servían a  propósitos políticos de la administración, pero a medida que más teatros se abrieron, y al 
público popular creció, una escala más diversa de espectáculos se organizaron dando mayor brote de 
popularidad a los dramaturgos.  
Los dramaturgos irlandeses fueron los más destacados en cuanto a teatro, pero  no tenían “espacio” 
dentro de su país, es por eso que decidían mudarse a otros países como lo menciona Centro de artigos 
(2014) en su página web: 
A principios del siglo 20, los teatros y compañías teatrales dedicadas a la puesta en escena de 
obras de teatro irlandés y el desarrollo de escritores indígenas, directores y artistas comenzaron 
a surgir. Esto permitió que muchos de los dramaturgos irlandeses más importantes para 
aprender su oficio y establecer su reputación en Irlanda y no en Gran Bretaña o los Estados 
Unidos. (p. 1) 
Irlanda empezó a ganar renombre en cuanto a dramaturgos dentro de país  y entre los más destacados e 
importantes de esa época  “fueron William Congreve -conocido por las comedias de la Restauración- y 
Oliver Goldsmith y Richard Brinsley Sheridan -dos de los escritores más importantes en el Londres del 
siglo XVIII.” (Irlandes.org 2014),  quienes se encargaron de publicar poesía y prosa, además de 
escribir teatro con visión política.  Sheridan, Dion Boucicault. Escribió  bocetos dramáticos y pronto el 
actuaba bajo el nombre artístico de Lee Moreton. Su primera obra fue “La leyenda del dique del 
Diablo” 1838.  
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La época de nuevos dramaturgos apareció, según  la página Irlandes.org (2014): 
En el XIX, Dion Boucicault fue un escritor muy reconocido por sus comedias. El teatro 
irlandés alcanzó su madurez en la última década del siglo con los autores f George Bernard 
Shaw y Oscar Wilde y la creación del Teatro Literario Irlandés en Dublín en 1899. 
El Teatro Abbey inicia con la asociación de escritores irlandeses del siglo XX. Más tarde se convirtió 
en escuela para dramaturgos y se representaron obras de W.B. Yeats, Lady Gregory, John Millington 
Synge y Sean O'Casey. Para después hacer nuevas aportaciones al teatro como lo menciona la página 
web Irlandes.org (2014):   
Debido a las aportaciones que hizo Yeats, via Ezra Pound, de elementos del teatro Noh de 
Japón, el Abbey creó un estilo que gustó mucho a los dramaturgos de generaciones 
conteporáneas, que consistía en mitificar situaciones cotidianas y en escribir en dialectos del 
hiberno inglés.  (p. 10) 
Uno de los dramaturgos más importantes pertenecientes al teatro irlandés es Oscar Wilde quien  nació 
en Dublín, en la seno de una familia literaria, estudió en el Trinity College, donde tuvo una brillante 
carrera. En 1874 ganó una beca para estudiar en el Magdalen College de Oxford. Según una página 
web: Bibliografías y vidas (2014) 
Oscar Wilde combinó sus estudios universitarios con viajes (en 1877 visitó Italia y Grecia), al 
tiempo que publicaba en varios periódicos y revistas sus primeros poemas, que fueron reunidos 
en 1881 en Poemas. Al año siguiente emprendió un viaje a Estados Unidos, donde ofreció una 
serie de conferencias sobre su teoría acerca de la filosofía estética, que defendía la idea del 
«arte por el arte» y en la cual sentaba las bases de lo que posteriormente dio en llamarse 
dandismo.  (p. 5) 
Durante su breve pero brillante carrera literaria, Wilde escribió poesía, cuentos, críticas y una novela, 
pero sus obras teatrales representan probablemente su legado más perdurable. El primer éxito de Wilde 
llegó con “El abanico de Lady Windermere”, que lo convirtió en el dramaturgo más comentado  de 
Londres. Él continuó consiguiendo éxitos  con “Una mujer sin importancia”, “Un marido ideal” y su 
más famosa obra “La importancia de llamarse Ernesto”. 
Una de sus novelas más famosas e importantes fue “El retrato de Dorian Gray”, la misma que analiza 
sobre el mito de la inmortal juventud. Póstumamente se publicó su diario: “De profundis” dedicada a 
su amigo, haciendo una dura crítica a la forma de proceder de los Papas. 
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Sus obras se caracterizan no solo por la agilidad y sutileza, sino que también se las ingenió para 
abordar algunos problemas graves en todo los roles e identidades sexuales y de clase, como él mismo 
escribió "tratar las cosas serias a la ligera y las cosas ligeras en serio”.  La vida personal de Wilde se 
caracterizó por ocupar mucho espacio en la prensa, debido a los escándalos provocados por la misma. 
Situaciones que a veces superaban su trabajo literario.  Murió en la absoluta pobreza en París de 1900. 
Él sigue siendo una de las grandes figuras de la historia del teatro irlandés y sus obras se realizan con 
frecuencia en todo el mundo. 
Otro ingenioso dramaturgo irlandés es George Bernard Shaw nacido en Dublín, quien viajó a Londres 
en 1876 con la finalidad de convertirse en un novelista. “Considerado el autor teatral más significativo 
de la literatura británica posterior a Shakespeare.” (epdlp 2014) Shaw era muy prolífico, y sus escritos 
recogidos llenaron 36 volúmenes. Muchas de sus obras están en el olvido, su obra más reconocida 
“Pigmalión” fue la base para la película “My Fair Lady”, un hecho que benefició a la Galería Nacional 
de Irlanda. Ganó el Premio Nobel de Literatura en 1924. 
“El poder de la palabra” (2014) publica en su página web lo siguiente:  
Además de ser un prolífico autor teatral, escribió más de 50 obras, fue el más incisivo crítico 
social desde los tiempos del también irlandés Johnathan Swift, y el mejor crítico teatral y 
musical de su generación. Fue asimismo uno de los más destacados autores de cartas de la 
literatura universal. Místico y visionario, hombre tímido, introspectivo y discretamente 
generoso, Shaw era, al mismo tiempo, la antítesis del romántico, en su papel de despiadado 
crítico irreverente con las instituciones. (p. 6) 
A continuación se creó un cambio radical en la historia del teatro irlandés, apareció con el 
establecimiento en Dublín en 1899 del Teatro Literario Irlandés fundado por WB Yeats, George 
Moore, Lady Gregory  y Edward Martyn. Esto fue seguido por la Sociedad de Teatro Nacional de 
Irlanda, después de convertirse en el Teatro de la Abadía, con el cual surgió un estilo que se celebró  
gran fascinación por los futuros dramaturgos irlandeses. De hecho, casi se podría decir que la Abadía 
creo los elementos básicos de un estilo teatral nacional. 
El siglo XX fue testigo del surgimiento de una serie de dramaturgos irlandeses como Samuel Beckett 
que considerado el más importante de ellos. Beckett tuvo una larga carrera como novelista y poeta 
antes de su primera obra de teatro, “Esperando a Godot”, Esta obra,  junto con su segunda, “Endgame”, 




En general, la Abadía fue la influencia dominante en el teatro Irlandés en el siglo XX, quien dio paso a 
los dramaturgos Brian Friel, Conor McPherson y Martin McDonagh, como lo publica Innisfre (2009) 
en su página web:   
El teatro irlandés brota de una tradición oral secular fantástica y de la necesidad de un pueblo 
de explicarse a sí mismo. De ese sustrato narrativo donde lo cotidiano se alía con lo 
sobrenatural nació un teatro hipnótico. Sus autores tratan al público como Sherezade al sultán: 
no le dan respiro. Brian Friel, Conor McPherson y Martin McDonagh, los tres dramaturgos 
actuales de sangre irlandesa con mayor proyección internacional, tienen media docena de obras 
en España en cartel o en capilla. (p. 12)  
Para Ernesto Caballero (2013) el teatro irlandés una de las fuentes más ricas del teatro europeo 
contemporáneo: 
El teatro irlandés ha sabido constituirse en una sólida herramienta de reconocimiento, cohesión 
y autoestima social. Desde Synge hasta nuestros días reconocemos un sólido y coherente 
recorrido que nos habla del imaginario de un país. El teatro español, aun con diferencias y 
adversas vicisitudes de todos conocidas, ha hecho un trayecto similar. (p. 7) 
2.2.  EL AUTOR BRIAN FRIEL 
Brian Friel, “nacido 09 de enero 1929… en Irlanda del Norte… es uno de los dramaturgos más 
importantes de Irlanda. Además de sus obras publicadas, ha escrito cuentos cortos; guiones; de cine, de 
televisión y de radio adaptaciones de sus obras; y varias piezas de no ficción sobre el papel del teatro y 
el artista”. (Estudios postcoloniales 2012).  Su padre era un maestro de escuela primaria y más tarde un 
concejal local de la ciudad de Derry. La madre, era empleada de correos de Glenties, Condado de 
Donegal.  Estudió en el Colegio de San Patricio en Maynooth y la Escuela de Formación de San José 
en Belfast. Asistió a la universidad de St Columb en Derry. 
Estudios postcoloniales (2014) publica lo siguiente: 
La vida temprana de Friel tuvo una fuerte influencia en su escritura. Aunque su padre era un 
maestro, sus abuelos, cuya lengua materna era irlandés, eran campesinos analfabetos del 
condado de Donegal. Por lo tanto su propia familia es un ejemplo de las divisiones entre el 
Ulster e Irlanda tradicional y moderna, un tema recurrente para Friel. Donegal tiene una fuerte 
presencia en la vida y la obra de Friel. (p.6) 
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Se casó con Anne Morrison en 1954, con la que tiene cuatro hijas y un hijo; permanecen casados. Entre 
1950 y 1960, trabajó como profesor de matemáticas en el sistema de la escuela primaria e intermedia 
en Londonderry.  
 Andrews (1995) publica lo siguiente acerca de la vida de Friel, mediante una entrevista: 
Estoy casado, tengo cinco hijos, vive en el país, fumamos demasiado, pesco un poco, leer 
mucho, preocuparse mucho, involucrarse en causas esporádicas e invariablemente lamentar la 
participación, y espero que de aquí a mi muerte lo haré han adquirido una religión, una 
filosofía, un sentido de la vida que hará que el extremo menos alarmante de lo que parece a mí 
en este momento. (p. 23) 
Escribió una serie de obras las cuales tomaron espacio dentro del teatro irlandés por las cuales gano 
reconocimientos. “Fue nombrado para el Seanad Éireann en 1987 y sirvió hasta 1989 En 1989, BBC 
Radio lanzó una "Temporada Brian Friel", una serie dedicada a una temporada de seis jugadas a su 
trabajo, él fue el primer dramaturgo vivo para recibir tal honor”. Pince.edu (2014) 
Para Friel no existe la explicación, según Andrews (1995) quien publica lo siguiente en base a una 
entrevista: 
Castaña del entrevistador: ¿Cuándo supiste que ibas a ser escritor? La respuesta es, no tengo ni 
idea. ¿Qué otros escritores que influyeron más fuertemente? No tengo ni idea. ¿Cuál de sus 
obras es su favorito? Ninguno de ellos. ¿Qué si tus historias? La mayoría de ellos me 
avergüences. Así que usted piensa que la atmósfera en Irlanda es hostil o amigable con el 
artista? Estoy pensando en mi almuerzo. Así que ya ves alguna relación entre la disminución 
de las audiencias teatrales en todo el mundo y la fragmentación de lo que podríamos llamar el 
empuje teatral en movimientos dispares como Teatro de la Crueldad, Tactile Teatro, desnuda 
Teatro, Teatro de la desesperación, etc, etc, o le usted dice, el Sr. Friel, que la influencia de 
Heidegger está sólo empezando a hacerse sentir en el drama y que Beckett y Pinter son Juanes 
Bautistas de un gran movimiento nuevo? Bueno, en respuesta a eso yo diría que-yo diría que 
soy un hombre de mediana edad y que se cansan fácilmente me y que me gustaría ir a dar un 
paseo ahora. (p. 45) 
Para Friel, “despreocuparse de la vida” era su fuente de inspiración, sin embargo para quienes hayan 
leído sus obras, su manera de plasmar ideas sobre las hojas, iba mucho más allá que una idea sobre la 
indiferencia con el estilo de vida que llevaba. En algunas de sus obras menciona sobre lo difícil que era 
la vida cotidiana en Irlanda.       
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Briel escribió una serie de adaptaciones de la obra de Anton Chéjov, también exploró las tensiones 
implícitas en el cuidado del Inglés por la tierra de Irlanda durante los años florecientes de la Irish 
Home Rule movimiento de finales del siglo 19 en The Home Place en 2005, y en 2008 se presentó una 
adaptación de Henrik Ibsen 's Hedda Gabler . 
Estudios postcoloniales(2012) nos comparte algunos de sus logros a lo largo de su carrera:  
Friel continuó su interés en las artes como miembro de Aosdana, el tesoro nacional de artistas 
irlandeses, para el que fue elegido en 1982 le concedió un doctorado honorario de la Literatura 
por la Universidad Nacional de Irlanda en 1983, y en 1987 fue nominado a los irlandeses 
Senado. Baile de agosto , probablemente su obra más exitosa hasta el momento, ha recibido 
tres premios Tony en 1992, incluyendo Mejor Obra. (S.P.) 
2.2.1. Lista de obras:  
Según la página Estudios postcoloniales (2012) reúne las siguientes: 
A Sort of Freedom (juego de radio no publicado, 1958), Para este Hard House (juego de radio no 
publicado, 1958), A Dudoso Paradise (inédito, 1960), The Enemy Within (1962), El Blind Mice 
(inédito, 1963), Philadelphia, Here I Come! (1964), Los miembros fundadores (juego de TV no 
publicado, 1964), Tres Padres, tres hijos (Play TV inédito, 1964), Los amores de Cass McGuire 
(1966),Aficionados: Ganadores y perdedores (1967), Crystal y Fox (1968), El Plan de Mundy (1969), 
La isla apacible (1971), La libertad de la ciudad (1973), Voluntarios (1975), Adiós a Ardstraw (inédito 
juego de TV BBC, 1976), The Next Parish (inédito juego de TV BBC, 1976), Los locales de habitación 
(1977), Faith Healer (1979), Aristócratas (1979), Traducciones (1980), Tres Hermanas ( Anton 
Chekhov traducción, 1981), Americana Bienvenido (7 minutos a obra en un acto, 1981), El cable de 
comunicación (1982), Padres e hijos ( Ivan Turgenev adaptación, 1987), Haciendo historia (1988), 
Bailando en Lughnasa(1990), The London Vertigo (adaptación Charles Macklin, 1991), Un mes en el 
campo (adaptación Turgenev, 1992), Wonderful Tennessee (1993), Molly Sweeney (1994), Déme su 
respuesta, lo hagas! (1997), Tío Vania (adaptación de Chéjov, 1998), El juego de Yalta (en un acto 
Chéjov adaptación, 2001), The Bear (en un acto Chéjov adaptación, 2002), Afterplay (obra en un acto, 
2002), Actuaciones (70 minutos en obra en un acto, 2003), The Home Place (2005), Hedda Gabler ( 




2.3.  UN ACERCAMIENTO A LA OBRA: “BAILANDO EN 
LUGHNASA”. 
Bailando en Lughnasa (1990) es probablemente la obra más exitosa de Brian Briel; que se estrenó el 
Teatro de la Abadía, transferido a West End de Londres, y pasó a Broadway, donde ganó tres premios 
Tony en 1992, incluyendo Mejor Obra.  
Andrews, (1995) comenta lo siguiente: 
El gran mérito de la obra es la tensión inconfundible que sentimos entre el deseo muy humano 
por el orden y la estabilidad y la igualmente fuerte deseo de emoción y nuevas experiencias. 
Esta tensión tiene varias formas. Por un lado, se trata de una lucha entre el cristianismo y el 
paganismo, en otro, es el reto que ofrece a valor civilizado por una irrupción de la energía 
libidinal reprimida, al otro, es el acoso del orden simbólico del lenguaje "ordinario" y 
estructura fija por una fuerza fuera del lenguaje semiótico que interrumpe significados e 
instituciones de todo estables. (p. 223) 
La siguiente aproximación de la obra está en base a la publicación de la revista Garoza quien “analiza 
el peso que tiene la Guerra Civil española en este texto dramático” (p. 79) 
La acción transcurre en la casa de  la  familia  Mundy,  formada  por  cinco  hermanas, todas  solteras, 
su casa está  situada a dos millas del pequeño pueblo de Ballybeg,  en el condado de Donegal al 
noroeste de Irlanda. Los recuerdos que menciona Michael, en aquel entonces un niño de siete años, 
están vinculados por una parte con la adquisición del primer receptor de radio de la familia y, por otra, 
con el regreso a casa del padre Jack, hermano mayor de las cinco hermanas. Estos dos hechos tan 
dispares unidos a las visitas de su padre, Gerry Evans, provocan en él una cierta sensación de 
desasosiego relacionada con una serie de cambios que se avecinan. 
La hermana  más joven, Chris, es la madre de Michael, el narrador; la mayor de las hermanas y en 
cierta medida, la persona con más autoridad de la familia es Kate, una maestra de escuela. Las otras 
cuatro hermanas colaboran en las tareas del hogar, pero Maggie es por excelencia el ama de casa y se 
caracteriza fundamentalmente por su agudo sentido del humor, una buena parte del humor que 
encontramos en la obra surge de sus ingeniosos comentarios.  Agnes y Rose se dedican a tejer guantes 
para su venta; sin embargo, esto es algo que el desarrollo industrial muy pronto lo cambiará, dejando 
obsoleto aquel trabajo de tipo artesanal con el que obtenían pequeños ingresos muy necesarios para 
mejorar la precaria economía doméstica. Otro personaje es el Padre Jack, hermano mayor de las 
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hermanas, es un sacerdote católico que ha profesado su vida como misionero en Uganda, atendiendo 
leprosos durante los últimos veinticinco años, regresa a su hogar por que tiene malaria, además de su 
edad avanzada. 
Por otra parte,  en la obra aparece el atractivo pero irresponsable Gerry  Evans,  padre de Michael,  que 
provoca  una  verdadera  conmoción  entre  las  hermanas. Cada una de ellas reacciona de forma 
diferente ante el anuncio de que se acerca a la casa por el sendero, con un sombrero de paja, sonriendo 
y balanceando su bastón.  Gerry es un hombre atractivo y gracioso pero poco realista y fantasioso. 
 La obra se da en el microcosmos de una comunidad católica como la de Ballybeg, con  pautas sociales 
muy bien definidas,  que un hijo nacido al margen del matrimonio en 1929 tenía que suponer cierto 
escándalo, cuando menos daría lugar a rumores y chismes. Michael hace una referencia explícita a esta 
cuestión cuando el Padre Jack acepta el hecho de que Chris no tenga marido, y que incluso la considere 
muy afortunada por tener lo que en Uganda llaman un hijo del amor. 
Por otra parte Kate, representa en buena medida la posición más conservadora, posición en aquella 
época era la mayoritaria entre los irlandeses católicos, para los cuales el sentimiento religioso 
sobrepasaba en gran manera las barreras de tipo económico y social, a diferencia de lo que ocurría en 
casi toda Europa. 
En la obra hay referencias concretas de la época  en el contexto histórico y social, como La Guerra 
Civil Española y las alusiones a personajes políticos tan diversos como Mussolini o Gandhi; además 
del mundo del espectáculo como Fred Astaire, Ginger Rogers, Shirley Temple o Charles Chaplin. Se 
oyen también pasajes de canciones populares de los años treinta, como las de Cole Porter que las 
hermanas Mundy escuchan por la radio o Gerry canturrea. Hay igualmente en la obra referencias a las 
operetas de Gilbert y Sullivan que probablemente  ya se habrían convertido en un clásico por aquel 
entonces. 
 La Revista Garoza (2009) publica lo siguiente:  
Si bien todos los personajes femeninos están claramente definidos, es sin duda en el momento 
del baile donde cada uno de ellos se manifiesta con absoluta libertad, respondiendo de esta 
manera a la música tradicional irlandesa que se oye a través del aparato de radio situado en la 
cocina de la casa. En esos instantes cargados de emoción una tras otra se van olvidando de toda 
esa serie de convenciones sociales que tanto pesan sobre su limitada vida cotidiana. (p. 82) 
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Una constante en la obra es el manifiesto del deseo de acudir  todas a un baile público, El del Festival 
de Lughnasa.  “Originariamente este baile estaba asociado con una deidad  precristiana, el dios Lugh, 
pero en 1936 probablemente la mayor parte de la comunidad lo relacionaría de forma casi exclusiva 
con la recolección  de  las  cosechas.” (Le Roux, F. y Guyonvarc´h, Ch-J. 1995 p. 115-6,).   Finalmente  
se  impondrá  el  criterio siempre riguroso de Kate y las Mundy no llegarán a asistir al baile del que 
todo el mundo parecía hablar en Ballybeg. Aparte del baile de la cosecha, hay en las colinas detrás del 
pueblo otras celebraciones todavía  más  prohibidas  por  su  origen  pagano  y  en  especial  por  los 
excesos  que  en  ellas  se  cometen. La  maestra  considera  auténticos salvajes a quienes concurren a 
esos festejos; con el fin de impedir que cualquiera de sus hermanas pretenda asistir a ellos, aduce 
diversos argumentos. 
La  utilización  que  Friel  hace  de  la  figura  del  narrador  en Dancing at Lughnasa, ese Michael 
adulto que distinguimos perfectamente del Michael niño, constituye un recurso que le permite moverse  
con  gran  libertad  de  delante  a  atrás  en  el  tiempo.  El monólogo final del narrador y la síntesis que 
éste hace de los hechos más significativos acontecidos en su familia a partir de aquel verano de 1936. 
La Revista Garoza (2009) comparte lo siguiente:  
Si bien es verdad que apenas sabemos nada del Michael adulto, él es quien parece haber salido 
más fortalecido tras todos aquellos acontecimientos del verano del 36, bien porque en parte ha 
dulcificado unos   recuerdos   que,   como   siempre   en   Friel,   constituyen   una recreación 
subjetiva de la realidad vivida, bien por el gran afecto y la educación que ha recibido. Frente a 
las dos figuras masculinas con rasgos quijotescos que Michael tiene como modelos a partir de 
aquel verano, él se nos revela como el personaje masculino más realista y pragmático,  si  cabe  
el  más  Sancho.  En  esos  rasgos  del  sensato Michael adulto - aún siendo el hijo ilegítimo de 
un padre ausente - percibimos la impronta que sobre él han dejado aquellas cinco mujeres 
irlandesas católicas, su madre en primer lugar, Maggie con la que tiene una afinidad especial, y 
sus restantes tías tan llenas de afecto hacia él. (p.96) 
 
Michael hace un relato de su infancia que nos permite verlo en un entorno familiar eminentemente 
femenino en el que es protegido pero en el que él también aprenderá a proteger, en particular, a su 
propia madre. Chris se verá obligada a trabajar durante años en la nueva fábrica sin llegar a sentirse 
nunca a gusto con aquel empleo, pero al menos Michael le evita el dolor de llegar a conocer la doble  






CAPÍTULO  III: 
PRICINPIOS BÁSICOS DE ESCENOGRAFÍA  
Después de apreciar los estudios previos al montaje en el capítulo anterior, ahora nos acercaremos a los 
principios básicos de escenografía teniendo en cuenta que “En el sentido moderno, (la escenografía) es 
la ciencia y el arte de la organización del escenario y del espacio teatral”. (Patrice Pavis, 1998 p.164) 
3.1.      CONCEPTO DE ESCENOGRAFÍA  
La escenografía es el arte de recrear espacios escénicos para representar y otorgar del ambiente 
deseado a una obra de teatro, una película de cine o un programa de televisión. La escenografía está 
compuesta por aquellos elementos visuales que forman parte de la escenificación, como la utileria, 
la iluminación, el vestuario y el maquillaje.  
Breyer (2005) nos comenta lo siguiente: 
No se trata de un texto sobre una especialidad, la escenografía. Nos incumbe la totalidad del 
hecho escénico, solo a partir de esto se puede analizar un sector o un fragmento. Dramaturgia, 
acción actoral, técnicas de escenificación y dirección, espacio escénico, espectador, 
arquitectura del ámbito, equipamiento…. Están en presencia latente (p. 13) 
    
3.2. BREVE HISTORIA DE LA ESCENOGRAFÍA TEATRAL 
3.2.1.  Primeras representaciones   
El teatro griego fue quien dio vida a la escenografía. Los griegos usaron un artificio especial que 
empleaban en sus teatros para cambiar decoraciones, llamado periacto. Se trata de un aparato 
prismático de revolución con un paisaje diferente pintado en cada una de sus tres caras. Existía un 
periacto en cada lado del escenario, y cada vez que está giraba se cambiaba la decoración, 





“Los bastidores entonces, nacen a partir de los periactos, usados por primera vez en 1620” Expresión 
Artística (2010), en el teatro Farnesio de Parma. El bastidor se llamaba a los lienzos pintados que, en 
los teatros, se ponía a los lados del escenario; y el telón de fondo le daba las características principales. 
 
Fig. 1. Imagen del Periacto.  
Fuente: Copyright©2000 
 
La continuación de la propuesta escenográfica de los griegos, aportará al desarrollo para el teatro 
romano,  con la misma concepción del decorado,  manejando idénticas maquinarias; los trajes para las 
interpretaciones son similares, aunque éstos llevarán siempre una máscara.  
Romero (2005) comparte lo siguiente:  
…al inicio los teatros eran edificados frente a los templos en una estructura de madera, luego 
fueron cimentados en piedra, y a las periferias de la ciudad. Siempre eran construidos de 
manera a que el público se encuentre en una pendiente orientada hacia el sur, y al aire libre.  
(p.27) 
Existió un gran incremento en la parte ornamental, el primer piso del escenario estaba revestido con 
fachadas de templos, palacios, columnas y estatuas; colgaduras suntuosas y muebles de marfil, oro y 




3.2.2. Edad Media 
Aparecen las célebres “carretas-escenas” del medioevo, que se trata de una decoración circular, sobre 
la cual se mostraban los más atractivos lugares propios de los diversos sucesos teatrales escénicos de la 
época. Su aparición es precedente de los escenarios giratorios modernos. En la misma época se dio la 
escena simultánea, y  los edificios sagrados  en donde se sucedían los lugares de acción del 
espectáculo; dicha escena ha tenido su influencia en el teatro contemporáneo, como es, en el decorado, 
cambiando los lugares y elementos ante la mirada del espectador. 
Romero (2005) publica sobre la  iglesia como lugar teatral:  
Si bien es cierto que durante le Edad Media no se construyen espacio específicamente para los 
espectáculos teatrales, se maneras y se acoplan los espacios para que el teatro pueda existir. 
Debido a que es la Iglesia la que vuelve a sacar a la luz el arte teatral, las representaciones se 
realizaban dentro de estos edificios sagrados. El espacio de las iglesias destinado al teatro, era 
el altar en casi todas las ocasiones o en la nave. Con el tiempo y para llegar a un público más 
importante las obras se mostraban a las afueras de las iglesias y hasta en las plazas públicas. 
Esto nos muestra que el teatro no fue durante ese período un arte para ser mostrado y 
transmitido en un lugar específico sino en donde más podía llegar a la gente. (p. 40) 
Además de que los espacios teatrales se extiendan en los templos religiosos, los pintores escenógrafos 
plasmaban parte de su personalidad a la escenografía para lograr un todo orgánico en el espectáculo y 
una atmósfera adecuada a la obra, en una conquista de la época moderna. 
3.2.3. Edad Moderna 
“El teatro como cajón tiene sus primeras apariciones en el Renacimiento con el Olímpico de Vicenza, 
1585” (Renacimiento italiano, S.F.); síntesis grandiosa de la estética arquitectural de la escenografía de 
la época, y que consistía en que la decoración estuviera dispuesta según los cánones artísticos de la 
perspectiva lineal. Columnas corintias, bajorrelieves, estatuas, y cornisamentos adornan la fachada 
escénica. 
Romero (2005) afirma:  
Se podían presenciar lo dichos “teatros en ronda”. Las particularidades de este tipo de 
escenario eran que primero el centro, el cual era el escenario, era completamente circular, y 
además constaban alrededor del escenario edificaciones, ya sean estas viviendas o simplemente 
ruinas en las cuales se podían colocar los espectadores, y muchas veces formaban parte del 
decorado… En las plazas de las ciudades, en las ruinas de los anfiteatros romanos o 
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simplemente espacios elaborados para los espectáculos, todos estos con un espacio circular 
vacío en el centro. (p. 41) 
La iluminación empieza a formar parte en las conquistas de la escena teatral. Las candilejas fueron una 
innovación del siglo XVII además en este mismo siglo cuando nació la decoración teatral propiamente 
dicha, en la que puso entonces el artista su originalidad y el aporte de su personalidad. Además el gas 
sustituyó la iluminación a vela y aceite. Pero lo que todos estaban esperando era la electricidad. 
3.2.4. Las nuevas tendencias de escenografía  
En las nuevas tendencias de la escenografía se aprovecha en su “máxima capacidad” como lo 
menciona: Bont, (2000) en lo siguiente:  
El espacio escénico que conocemos en nuestra época, es más que un simple espacio utilizado a 
lo ancho y a lo alto, el espacio escénico que hoy en día conocemos es un espacio que está 
definido por una estructura espacial aprovechada en su máxima capacidad, ya sea a lo ancho, a 
lo alto pero también en profundidad. En el escenario existe actividad, vida, color, emociones, 
sentimientos, etc. El espacio escénico, y “el teatro es la vida misma con sus alegrías, 
esperanzas, angustias y dolores, con sus ruidos, luces colores y movimientos" (p.12) 
                                      




En las tendencias de una época más moderna encontramos que los cuartos son cerrados por paredes y 
plafones, porque el naturalismo exige una realidad imposible de crear solo con bastidores y telones de 
forro. En una publicación de Romero (2005) encontramos lo siguiente:  
Para que todo esto sea posible se necesitaran entonces diferentes elementos que permitan que 
el escenario sea un espacio lleno de vida. Para poder definir los elementos utilizados en 
determinados escenarios, será primero importante definir en qué tipo de escenario se deberá 
trabajar, puesto que cada escenario tiene sus propias cualidades. La definición de los elementos 
del decorado se harán en función del ancho, del alto, y de la profundidad del escenario, es decir 
de las dimensiones del escenario que varían de uno a otro. (p. 44) 
Lo más cercano a la actualidad es el espacio de ficción teatral que se  lo vincula con una copia de la 
realidad mediante el uso de la tecnología: el uso de las pantallas de led, la proyección de videos y el 
cambio de lugar de los objetos en escena mediante el control remoto.  “...La ficción necesita que la 
realidad exista, para poder encontrar en ella los elementos que le permitirán existir” (Romero, 2005, p.49) 
3.3. IMPORTANCIA DE LA ESCENOGRAFÍA  
Con el pasar de los años, la escenografía ha tomado mucha importancia. Existen varias cuestiones 
alrededor de su importancia, varios autores o directores optan por la propuesta solamente del actor en 
escena, dejando de un lado a la escenografía. Entonces cabe plantear una pregunta clara ¿Es solamente 
fundamental el texto en el teatro?. Tomaremos en cuanta una apreciación sobre Villegas (2000) quien 
aclara esto a partir del discurso: “El texto teatral es una forma de discurso teatral que, como otras 
prácticas escénicas, constituye un proceso de comunicación interdisciplinario y utilizador de la 
multiplicidad de medios visuales asequibles o legitimados en su contexto histórico y cultural.” (p. 56) 
Con esta aclaración, apreciamos que cada período de la historia actualiza un elemento diferente del 
fenómeno teatral, cada época indica cuáles son sus necesidades fundamentales dentro del espectáculo y 
por lo tanto la importancia de uno u otro elemento es rotativa  y no siempre lo fundamental en el teatro 
es el trabajo del actor. 
En este caso tomamos en cuenta que la escenografía es un medio de comunicación visual con el 
público; que el director o el escenógrafo debe componerlo de manera considerada; si no tenemos nada 
que decir, si no tenemos nada que trasmitir de nada sirve. Además es muy importante la proporción en 
un escenario, porque si se carga con muchos accesorios, el intérprete se somete a poco espacio 
escénico, además este se transforma a veces en un aparato inmóvil y solamente se crea “adornos” en 
escena restando lugar y practicidad. 
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3.4. TIPOS DE ESCENOGRAFÍA 
En cada montaje la escenografía cambia y varía dependiendo de la obra o del punto de vista del 
director o escenógrafo, porque pueden montar la misma obra dos veces, pero escenográficamente estas 
nunca se  repetirán, y  a su vez  se pueden clasificar generalmente en: Realista, Abstracta, Sugerente y 
Funcional. A continuación una breve explicación de cada una de ellas.  
3.4.1. Realista 
Antes de mencionar en qué consiste la escenografía realista, debemos conocer de que trata el término 
realista;  a continuación un claro ejemplo encontrado en el portal: centro.edu (2014):  
Realismo es un término que intenta reflejar la realidad externa de forma objetiva y 
despersonalizada por medio de la observación y la documentación… Como objetivo o 
pretensión, la postura o perspectiva realista es compartida en rasgos generales por toda clase de 
arte figurativo; pero también por la literatura, e incluso por la música programática o 
descriptiva. (S.P.) 
Este tipo de propuesta trata de lograr la credibilidad a la obra acorde al lugar en dónde suceden los 
acontecimientos. Algunos elementos decorativos están presentes en las escenas, pero particularmente 
no están muy amobladas con el fin de dejar el espacio vacío para que los actores tengan lugar para su 
expresión. 








Lo abstracto es un concepto general, opuesto al concepto de arte figurativo, que remite a lo más 
esencial del arte, pero qué entendemos sobre la abstracción, Lasso (2014) en una publicación de 
internet nos comparte lo siguiente:  
La abstracción es el acto y el resultado de abstraer (del latín abstrahĕre: extraer, resumir lo más 
sustancial). El adjetivo abstracto califica lo que no se puede percibir directamente a través de 
los sentidos, aquello que excluye lo concreto y se aleja del aspecto exterior de una realidad. Es 
decir, algunos de los sinónimos de abstracto son: indefinido, general o conceptual. Y algunos 
de sus antónimos: definido, particular o figurativo. (p.1)  
Este tipo de montaje nace en el siglo XX especialmente en el teatro contemporáneo,  no consta de lugar 
y tiempo. Se utilizan objetos varios acordes a la necesidad de la obra y son aquellas que quieren dar 
una sensación de atemporalidad o universalidad. Al no ser una escenografía cargada ni descriptiva  el 
público es  quien desarrolla su imaginación y disfruta más de los personajes. 






Lo sugerente parte de la insinuación o aportación ilimitada del autor y en una publicación de Oxford 
University Press (2014), encontramos lo siguiente sobre la palabra sugerente:   
 Que sugiere o inspira ideas: los principales aciertos del autor se encuentran en la elección de 
los personajes que aparecen y en el dibujo, sugerente de algo oculto, que traza de la 
personalidad de sus invitados; apunta el periodista que el lenguaje de la radio es más sugerente 
y evocador que el de la televisión, porque tiene que estimular la imaginación del oyente. (p.1) 
Así lo sugerente, nace de la combinación con la escenografía realista y abstracta. Los actores rompen la 
llamada “cuarta pared” y utilizan el espacio con algún tipo de objeto general necesario donde se 
encuentra el público y también para entradas y salidas. Tienen espacios y tiempos determinados. 
Utiliza elementos no tan prescindibles. 






Lo funcional o el funcionalismo se basan un énfasis particular en el mantenimiento de la estabilidad 
social, partiendo de lo funcionalista, se comparte un artículo de U.Puebla. (2010):  
El funcionalismo caracterizado por el utilitarismo otorgado a las acciones que deben sostener el 
orden establecido… considera a la sociedad como una totalidad marcada por el equilibrio, y en 
la que los medios de comunicación tienen una gran importancia dentro de la estabilidad social. 
Las sociedades disponen de mecanismos propios capaces de regular los conflictos y las 
irregularidades; así, las normas que determinan el código de conducta de los individuos 
variarán en función de los medios existentes y esto es lo que rige el equilibrio social. (p.2) 
Esto es manejada de acuerdo a las necesidades del actor, es la que se utiliza en el teatro callejero, circos 
o montajes que se desarrollen en lugares abiertos como plazas ya que requieren de elementos básicos.  
 





3.5.  DIVISIÓN DEL ESCENARIO 
La división del escenario está compuesto de aproximadamente tres partes, de manera vertical como de 
manera horizontal, en una cuadrícula de 9 partes generalmente, sobre estas líneas divisoras e 
imaginarias se situarán los objetos de la obra. Ubicándolos de una manera equilibrada para que 
destaquen los elementos principales:    
3.5.1. Proscenio  
Es el espacio pequeño que está cercano al  público. Cuando el telón se cierra, queda un espacio (en 
ciertos teatros) de medio círculo o cuadrado.  
3.5.2. Centro  
Este espacio como la palabra mismo lo dice, se encuentra en  medio del escenario, en esta parte se 
destaca generalmente los conflictos en escena. 
3.5.3. Foro 
Se le llama al espacio que se encuentra en la parte del fondo, cerca del telón. 
3.5.4. Laterales: derecho e izquierdo  
Se utilizan para entradas y salidas de los personajes  y como referencia de lugares que no se muestran 
en escena (ficticios). Como el nombre mismo lo indica se encuentran a los lados del escenario. 




                                        Público  
                           Gráf. 7. División del plano en el escenario. 







La escena se  divide en 3 secciones, desde la parte delantera que se encuentra cerca del público, hasta 
la parte trasera limitado por el telón, pero algunas veces se divide según la simetría del espacio. Cada 
uno depende de los requerimientos del montaje de la obra y se los fracciona de la siguiente manera: el 
primero, está ubicado en la parte delantera, incluye la parte del proscenio. Este espacio llama la 
atención del público, más que en los otros planos. Muchas veces es utilizado para imágenes 
protagónicas. El segundo plano es el intermedio del escenario. Es el más comúnmente utilizado por 
los actores. Aquí en la mayoría de obras se descifra el conflicto. Y finalmente el tercero el cual se 
limita por el telón de fondo. Se utiliza generalmente para aportar y dar realce a la escenografía con 
elementos de utilería o también para situar alguna escena antagónica.  
3.7.  LOS NOEMAS SEGÚN BREYER. 
Los noemas parten del estudio de los elementos de la composición. “El “noema” es el vocablo que 
reservamos para designar a las clases o categorías de las cualidades de los objetos en la realidad;  la 
clase color,  la clase forma, la clase materialidad. La realidad está esta ordenada por noemas.” (Breyer. 
2005, p. 268.) 
 
Estos elementos ayudan al escenógrafo a dar ambientación y atmosfera que la obra requiere. Los 
siguientes elementos contribuyen en la creación del diseño de los objetos en escena. 
 
3.7.1.   Elementos de la composición 
 
Los elementos de una composición dentro de dibujo técnico son: el punto, la línea, el plano, el 
volumen; pero porque se parte de estos cuatro elementos. Pues estos cuatro elementos dan origen a 
cualquier figura de 2D/3D/4D (D: Dimensiones).  
 
Rospigliossi S. y Pérez C. (2008) hablan acerca de los elementos de la composición. En una de sus 
investigaciones, comparte lo siguiente:  
 
Debemos entender que toda forma se inicia desde un punto. Ahora, si este punto se pone en 
movimiento y sigue una trayectoria surge la línea unidireccional, y si esta línea se trasforma en 
plano conseguiremos el plano bidimensional y de este plano surge el volumen tridimensional. 
Cada elemento se entiende, en primer término, como elemento conceptual, y seguidamente 





3.7.1.1. El Punto 
Es la unidad mínima de la forma, “Conceptualmente carece de longitud, ancho y profundidad; por 
consiguiente es estático, central y no direccional”. (Rospigliossi S. y Pérez C., 2008, p. 59) 
 
 
Fig. 8. El punto.  
Fuente: http://teoriaarquiiv.blogspot.com/ 
 
3.7.1.2. La Línea 
 
La línea es un punto en movimiento, es capaz de expresar visualmente una dirección, un movimiento y 
un desarrollo formando una trayectoria larga pero no ancha. “Desde un punto de vista conceptual, la 
línea tiene longitud, pero carece de ancho y profundidad.” (Rospigliossi S. y Pérez C., 2008, p. 59) 
 
 
Fig. 9. La línea 
 Fuente: http://teoriaarquiiv.blogspot.com/ 
3.7.1.3. El Plano 
 
El conjunto de puntos y líneas que forman una perspectiva, define tridimensionalmente los límites o 
fronteras de un volumen. Un plano, un plano tiene largo y ancho pero no grosor y siempre está limitado 
por líneas.   
En diseño según Rospigliossi S. y Pérez C.  (2008) se manejan las siguientes clases de plano: 
 Plano superior: puede ser de cubierta o de techo. Es el elemento de cobijo del espacio. 
 
 Plano lateral o de pared: Estos planos verticales, visualmente, son los más activos, con vistas 
que definen y cierran el espacio. 
 










3.7.1.4. El Volumen 
 
El volumen es un elemento tridimensional que ocupa un lugar en el espacio y parte del recorrido del 
plano.  Si tenemos un plano que se prolonga en una dirección que no sea la inherente a sí mismo, se 
convierte en un volumen. “Conceptualmente, un volumen tiene tres dimensiones: longitud, ancho y 
profundidad. Todo volumen puede analizarse y considerarse compuesto de puntos, líneas y planos” 
(Rospigliossi S. y Pérez C., 2008, p. 62) como lo muestra el gráfico.   
 
1.-puntos  
2.- líneas   
3.- planos  
 
 
Fig. 11. El volumen 
Fuente: http://teoriaarquiiv.blogspot.com/ 
  
3.7.2. Propiedades visuales de la forma 
La unión de los elementos de la composición da como  resultado a las propiedades de la forma. Y estas  
figuras que se transforman en formas dotadas de características y propiedades. A continuación 




El contorno como su palabra mismo lo dice es la línea que cubre un cuerpo. “El contorno es fruto de la 
configuración específica de las superficies y aristas de las formas.” (Rospigliossi S. y Pérez C., 2008, 
p. 62). A continuación las características principales según la página web: Las propiedades visuales de 
la forma (2014):   
 Principal característica distintiva de las formas. 
 Esto diferencia la forma principal del fondo. 
 Lo constituyen una o varias líneas. 
 
3.7.2.2. Tamaño  
Es la dimensión de un objeto “Mientras estas dimensiones definen las proporciones de una forma, su 
escala está determinada por su tamaño en relación con el de otras formas del mismo contexto” 
(Rospigliossi S. y Pérez C., 2008, p. 62). Sus dimensiones son siempre físicas. Cuando se estudia el 
tamaño, se considera las siguientes características según la página web: Las propiedades visuales de la 





3.7.2.3. Color  
“El color es el atributo que más distingue una forma de su propio entorno, e influye en el valor visual 
de la misma” (Rospigliossi S. y Pérez C., 2008, p.63). Entre las características principales del color 
según la página web: Las propiedades visuales de la forma (2014) tenemos las siguientes: 
 Es el matiz, la intensidad y valor del tono (variaciones de luz) que posee la superficie de una 
forma. 
 El 80% de la información que recibimos son de naturaleza óptica y el 40% se refiere al color. 
 Tiene una relación intensa con la emociones. 
Hablar de color en el estudio de la escenografía es de total importancia. Más adelante se ampliara   
sobre las propiedades del color y su psicología  
3.7.2.4. Textura 
“Es la característica superficial de una forma. La textura afecta tanto a las cualidades táctiles 
(palpables) como a las de reflexión de la luz en las superficies de las formas.” (Rospigliossi S. y Pérez 
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C., 2008, p. 64). Las texturas son diferentes en cada material. Sus características principales según el 
portal: Las propiedades visuales de la forma (2014) son:  
 Es el elemento visual que sirve frecuentemente de doble de las cualidades de otro sentido: el 
tacto (el juicio del ojo suele corroborarse con el de la mano mediante el tacto real) 
 Paso  de una superficie uniforme a una superficie animada por figuras. 
 La textura está relacionada con la composición de una sustancia a través de variaciones 
diminutas en la superficie del material, y debe servir como una experiencia sensitiva, por lo 




“Es la localización de una forma respecto al entorno de su campo de visión.” (Rospigliossi S. y Pérez 
C., 2008, p. 64)  Cada elemento ocupa una posición en el espacio. Sus características principales según 
la página web: Las propiedades visuales de la forma (2014) son:   
 Adelante  
 Atrás  
 Arriba  
 Abajo  
 A la derecha 
 A la izquierda. 
3.7.2.6. Dirección 
“Es la posición de una forma respecto a su plano de sustentación, a los puntos cardinales, o al 
observador.” (Rospigliossi S. y Pérez C., 2008, p. 64)  Todos los contornos básicos expresan tres 
direcciones básicas como lo menciona el portal web: Las propiedades de la forma (2014):  
 Horizontal y Vertical  
 Diagonal  
 Curva. 
 
3.8.  LA TEORIA Y EL USO DEL COLOR EN LA ESCENOGRAFÍA  
El color es uno de los elementos primordiales que facilitan la percepción de las formas de los objetos. 
“…se llama color a la impresión sensorial que produce la luz sobre cualquier objeto de los que puede 
captar el ojo a la luz reflejada por los cuerpos. Dicha sensación se transmite al cerebro por medio del 
nervio óptico” (Mogrovejo, 2000, p. 82) A veces, incluso nuestra misma vida depende de la capacidad 
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de diferenciar los colores; para los escenógrafos, es necesario entender y conocer de qué se compone el 
color y cómo se debe aplicarlo. Por lo tanto, el color es fundamental para retener la atención, dependo 
de ello, para lograr la capacidad emocional del individuo. 
 
3.8.1. ¿Qué es el color?   
Newton fue el encargado de analizar el color mediante un prisma de cristal como lo menciona Martini 
(2011)  en unas de sus publicaciones:  
En el siglo XVII, Newton fue el primero que, por medio de un prisma de cristal, descompuso la 
luz. Esta, al incidir sobre una pantalla, apareció en forma de una banda de varios colores. El 
distinto camino que siguen los rayos se debe a su longitud de onda; cada longitud de onda 
corresponde a un color, sabiendo entonces que las radiaciones luminosas constituyen 
solamente una pequeña parte del espectro de las radiaciones (S.F.) 
 
Una gran parte de seres humanos pueden percibir el color de manera casi exacta. Cada persona tiene 
una percepción diferente de los colores, pero no todos perciben los colores exactamente como los 
demás, pero de manera general percibimos lo suficientemente parecido de manera a que podamos 
distinguir que las nubes no son verdes por ejemplo. No obstante existen personas que no pueden 
percibir los colores del mismo modo, estas son conocidas como daltónicos, ya que su percepción del 
color está completamente alterada con respecto a la percepción  visual de cualquier otra persona. 
 
3.8.2.  Clasificación De Colores  
La variedad de colores  pueden ser agrupados y clasificados en tres: primarios, secundarios y terciarios. 
 
3.8.2.1. Colores primarios  
Se los denomina como primarios ya que no se pueden obtener con la mezcla de ningún 
otro color y  son aquellos colores básicos o fundamentales de los que derivan todos los 
demás colores.  
Amarillo, Azul Y Rojo 
 
Fig. 12. Colores primarios 




3.8.2.2.      Colores secundarios  
Son aquellos que se obtienen de la mezcla de dos primarios: 
 Anaranjado (rojo + amarillo) 
 Verde (amarillo + azul)   
 Violeta (azul + rojo)                                     
  
 




3.8.2.3.      Colores terciarios  
Son aquellos que resultan de la combinación de iguales proporciones de un color primario 
y otro secundario y consisten en:  
 
 El rojo violáceo  
 El rojo anaranjado  
 El amarillo anaranjado  
 El amarillo verdoso 
 El azul verdoso  
 El azul violáceo 
                                                                                      
 
                                                                                     Fig. 14. Colores terciarios 







3.8.3.  La Armonía en el color 
La armonía del color significa sistematizar los diferentes valores que el color alcanza en una 
composición. “Al hablar de armonía, nos referimos a la combinación que se puede hacer entre 
diferentes colores pero que siempre debe tener un cierto equilibrio.” (Romero, 2005, p. 62) Logrando 
un equilibrio entre los elementos que concibe una composición de colores como un conjunto donde 
todo se ajusta a todo. En todas las armonías cromáticas se pueden observar tres colores: uno 
dominante, otro tónico y por último otro de mediación según Romero (2005): 
 
3.8.3.1. Dominante: 
Se utiliza para matizar los otros colores que conforman la composición gráfica, especialmente al 
inverso.  Es el más neutro y se percibirá en mayor cantidad. 
 
3.8.3.2. El tónico: 
Es el suplementario del color de dominio, es el más potente en color y valor que sobresale dentro 
de las composiciones. 
 
3.8.3.3. El de mediación: 
Este color es el que crea el equilibrio y modo de transición entre el color tónico y el dominante, 
suele tener una situación en el círculo cromático cercano a la de color tónico. 
 
3.8.4.  El contraste en el color  
El contraste se define como la diferencia relativa en intensidad entre un punto de una imagen y sus 
alrededores, y no tienen ninguna similitud. “Es la técnica más dinámica de aplicación del color, que 
permite reforzar y dramatizar la forma, el significado y la comunicación de los objetos” (Mogrovejo, 
2000, p. 88). Tenemos tres algunos tipos de contraste que menciona Romero (2005, p. 63) a 
continuación.  
 
3.8.4.1. Contraste claro / oscuro: 
Este tipo de contraste es representado por la cantidad de blanco y de uno negro observándose 




Fig. 15. Contraste claro/oscuro 
Fuente: paletavirtual.blogspot.com  
 
 
3.8.4.2. Contraste simultaneo: 
Aquí los elementos de un mismo color causan un contraste idéntico dependiendo del color de 
fondo que existe en la composición. La percepción es influida por los colores que lo rodean. 
 
Fig. 16. Contraste simultaneo 
Fuente: paletavirtual.blogspot.com  
 
 
3.8.4.3. Contraste de tono: 
Es el uso de un mismo color pero utilizando diferentes matices de este mismo. Se basa en la 
utilización de tonos muy contrastados, la composición de claro-oscuro, el mayor peso lo tendrá 
el componente con mayor oscuridad. Así se presenta la variedad de gamas que tienen los 




Fig. 17. Contraste del tono 
Fuente: paletavirtual.blogspot.com  
 
 
3.8.5.  Colores Cálidos / Colores Fríos 
 
Se llaman colores cálidos a aquellos que van del rojo al amarillo y los colores fríos son los que van del 
azul al verde. “Cada color transmite una sensación al ser humano, ya sea esta positiva o cálida, o puede 
ser negativa o fría” (Romero, 2005, p. 64) 
 
Fig. 18. Colores fríos y cálidos 
Fuente: ileanamakeup.blogspot.com   
3.8.5.1. Colores cálidos: 
Los colores que se encuentran en esta gama, dan una sensación de “alegría, de dinamismo y 
entusiasmo.” (Romero, 2005, p. 66).  Se puede incluir a  los elementos de fuego y tierra   
 
3.8.5.2. Colores fríos: 
A su vez se estos colores se pueden observar dentro con los elementos aire y agua. Dan la sensación de 
ser “más serios, más serenos y tranquilos.” (Romero, 2005, p. 66) etc. 
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3.8.6. Psicología del Color 
El alemán Johann Wolfgang von Goethe (1749-1832) fue uno de los primeros en anunciarse. La 
psicología del color es un campo de estudio que está dirigido a analizar el efecto del color en la 
percepción y la conducta humana donde “se transmiten diferentes sensaciones, emociones y 
sentimientos” (Romero, 2005, p. 65).  Cada color tiene un poder de trasmisión diferente, cada uno 
hasta puede cambiar estados de ánimo inmediatamente. Como el tema es verdaderamente extenso, solo 
me acercare a los colores principales utilizados en la obra. El siguiente análisis se basa en una 
publicación de una página web de  psicologiadelcolor (2014):  
 
 Amarillo 
Este es el color representado por la luz de sol; es un color optimista y positivo que denota alegría, 
calor, primavera; beneficia la claridad mental y los conocimientos lógicos. Mejora la facultad del 
razonamiento y partirá nuestra conciencia a nuevas ideas, nuevos intereses, convierte la vida en algo 
emocionante y divertido. Puede significar comodidad y libertad. 
 Azul 
El inmenso color del mar y del cielo está representado por el azul. Por ello es color de la inmensidad. 
Es el rayo de la paz, del alma, y la serenidad. Inspira: regocijo, impresión, vigor,  energía, estímulo, 
revuelo. También representa la masculinidad   
 
 Verde 
Este color que fue inspirado en las variedades gamas de la naturaleza. El verde significa éxito, salud y 
seguridad. Es un color relajante y refrescante y representa a la esperanza. Simboliza la primavera y la 
caridad; este color desaprueba la soledad. 
 
 Rojo  
Este color siempre está representado por el amor, la sensualidad, la sangre y el  fuego. Inspira 
excitación, exotismo, fortaleza, profundidad. También representa el inferno, el peligro, la ira, la guerra, 
la prohibición y el deseo. Es uno de los colores más atrevidos y se debe utilizar de manera delicada ya 







Este color se puede utilizar de dos maneras, en el aspecto positivo por ejemplo: poder, sofisticación, 
misterio, elegancia, prestigio, estilo, fuerza, sobriedad, modernidad; y negativo con: depresión, 
destrucción,  amenaza, miedo y muerte. Este color representa el misterio y lo oculto.  
 Blanco  
Es el color más representativo de la paz. Este color inspira: salud, calma, protección  y serenidad. 
Representa la sinceridad y la transparencia. 
 
 Café: 
Es un color que evoca el equilibrio y  realista por ser  de  tierra. El color favorito de lo necio, acogedor 
y  lo corriente. Es  el color de lo feo y antipático, convoca a lo severo, confortable, pereza, necedad y lo 




Representa conservatismo y como el color gris puede ser percibido como conservador. El color beige 
representa la verdad que no se puede ver. Es un color que muestra transparencia a lo divino. 
 
 Cremas: 
Representa la pureza tranquilidad y elegancia. Refleja fielmente su significado: bondad, ingenuidad, 












PROCESO DEL MONTAJE ESCENOGRÁFICO DE LA OBRA 
“BAILANDO EN LUGHNASA” 
En este capítulo, se toma en cuenta todo el proceso que se llevó a cabo para realizar el montaje y el 
producto final de la obra, aquí se aplicará todo lo anteriormente planteado y dicho.   
Fig. 19. Momento de la obra Bailando en Lughnsa. Dirigida por Jorge Mateus, Junio 2013. 
Fuente: personal 
4.1. JORGE MATEUS, EL DIRECTOR  
Jorge Washington Mateus Balseca, nació el 13 de diciembre de 1951 en Riobamba – Ecuador, su vida 
entera ha estado dedicado en el medio artístico como: director, dramaturgo, actor de  Teatro, Cine y 
Televisión, formador de actores.  Inicia sus estudios teatrales de licenciatura en la Escuela de Teatro de 
la Facultad de Artes en la Universidad  Central del Ecuador y luego migro a España para seguir sus 
estudios en la Real Escuela Superior Arte Dramático en España; ha realizado varios cursos y talleres de 
actuación, técnica vocal, dirección escénica, danza, expresión corporal, entre ellos el Diplomado 
Superior de Artes Escénicas en Ecuador. Se ha dedicado como profesor de actuación, expresión 
corporal y director de teatro en colegios y universidades, además de directos en varios grupos de teatro. 
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Su relación con estos espacios le llevó a realizar seis festivales de teatro de nombre “Encuentro 
Internacional de Maestros y Escuelas de Teatro” que cada dos años se desarrolla en la facultad de Artes 
de la Universidad Central del Ecuador. 
 
Esta entrada fue publicada por  la revista El Apuntador (2014). 
 
Ha sido protagonista de varios monólogos, con ellos ha participado en festivales nacionales y 
extranjeros, como Diario de una dama Neoyorquina, Justamente ahora, y otros como Corazón 
de agua tibia, El rincón de los amores inútiles, Crónicas del desamor. Mateus, es director-
fundador del nuevo colectivo teatral El pasajero de la Lluvia, que se estrenó con su reciente 
propuesta Memorias de Terciopelo a inicios del 2014. Mateus es un actor que sube al escenario 
consciente de que la vida del actor significa “el estar empezando constantemente de cero” (p. 1) 
 
Actualmente es  profesor de la materia de actuación  en la Universidad Central del Ecuador, fue el 
encargado y director del grupo A perteneciente al octavo semestre de la carrera de teatro del 2013. 
Quien  después de revisar varias obras, planteó como trabajo final del semestre la obra del dramaturgo 
Irlandés  Bryan Friel: “Bailando en Lughnasa”. La selección de la obra se dio por dos razones: la 
primera se debe al número de personajes puesto que se adecuaba perfectamente el número de 
estudiantes. La segunda tuvo que ver, con que los personajes, dramatúrgicamente, estaban 
perfectamente construidos lo cual al parecer del director permitiría un trabajo actoral profundo e 
interesante. Además la obra tiene  una estructura coral, es decir que todos los personajes en algún 
momento se convierten en protagonistas, lo que permitió que las actrices tengan posibilidades de 
indagar un poco más en las emociones y en la técnica actoral. 
 
4.2.    CRITERIOS DEL DIRECTOR SOBRE LA OBRA “BAILANDO EN 
LUGHNASA”   
 
Jorge Mateus, director de la obra nos expone lo siguiente: 
“La obra de Bryan Friel, es una de las más hermosas que se han escrito en los últimos años. El autor 
considerado el <<Chejov Contemporáneo>> profundiza, al igual que el escrito ruso, en el alma 
femenina y la disecciona de una manera muy particular. La relación de las hermanas podría beber de 
las fuentes de “Las tres hermanas”. El conflicto de cada personaje se va develando lentamente a través 
de situaciones cotidianas aparentemente sin importancia. Los personajes hablan, discuten, se ríen, pero 
a la par cada uno vive su particular mundo interior, dónde la soledad es la gran protagonista, 
acompañada por el paisaje agreste y frio de Irlanda, aunque la obra  supera la geografía para 
convertirse en una obra de carácter universal.” 
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4.3. ELENCO  
El elenco debía conformarse de ocho actores para ser representada apropiadamente. Fueron siete 
alumnos en el paralelo A del octavo nivel de la carrera de teatro, pero se decidió montar la obra 
“Bailando en Luhgnasa” de alguna manera ya que está  resultaba pertinente e interesante, después de 
revisar varias obras de teatro. 
Se requerían cinco mujeres para representar a las hermanas que vivían en la casa: Katte, Agnes, 
Cristina, Maggy y Rosse; y tres hombres para representar al hermano que llegaba de viaje: el Padre 
Jack , al niño: Michael y al novio de una de las hermanas, Gerry. Debido a esto, el director realizó 
algunos ajustes para incluir a todos los personajes. Decidió entonces que el roll del padre Jack y Jerry 
fuera interpretado por un solo compañero. Con un sistema de unión a los personajes,  se adaptó  la obra 
para que estos dos personajes no se encuentren durante la historia. 
El reparto fue el siguiente: Jerónimo Garrido se encargaba de dos personajes: el Padre Jack y el novio 
Gerry y Carlos Bernal quien encarnaba a Michael, el narrador. El trabajo de las siguientes mujeres es el 
que sobresale en historia: Sofía Garcés personifica con frescura a la enamoradiza Cris;  Jenny Flores es 
dulzura y diversidad como Maggie, la hermana más autónoma y quien aporta locura y felicidad a la 
casa; Maria Carranza ejecuta un trabajo destacado como la alegre Rose y Carolina Yánez es una seria 
Agnes, una mujer que no disfruto su adolescencia; cierra el quinteto la inflexible Kate, quien  encarna, 
con igual buen hacer a Karina Irigoyen. Juntas obtienen un dinamismo y empatía en su relación a lo 
largo de la obra.  
4.4. LUGAR DE PRESENTACIÓN: TEATRO DE LA FACULTAD DE 
ARTES DE LA UNIVERSIDAD CENTRAL DEL ECUADOR  
“Con la transformación de las arquitecturas teatrales –en particular el retroceso del escenario a 
la italiana o frontal- y la aparición de nuevos espacios (Escuela, plazas, fábricas, mercados etc.) 
el teatro se instala dónde le parece conveniente, buscando ante todo un contacto más estrecho 
con un grupo social e intentando escapar de los circuitos tradicionales de la actividad teatral.” 





Fig. 20. Teatro de la Facultad de Artes de la Universidad Central del Ecuador.  
Fuente: personal  
 
Los  estudiantes de la carrera de Teatro de la Facultad de Artes de la Universidad Central del Ecuador, 
realizaron los ensayos, montajes y presentación en el mismo Teatro, ubicado en la Av. Bolivia y Av. 
Universitaria, ubicada en la Ciudadela Universitaria de la ciudad de Quito. Con un total de 9 funciones 
en el mes de Junio, la entrada era libre.  
4.4.1. El escenario: Teatro de la Facultad de Artes de la Universidad Central del Ecuador   
Una vez concretada la obra, y repartido los textos a cada uno de los actores. Es preciso establecer el 
espacio en el cual se va a desarrollar toda la acción. En este caso, en el teatro de la Facultad de Artes de 
la Universidad Central del Ecuador, que frecuentemente es de uso estudiantil, en donde cada fin de 





4.4.2. Características del Escenario de la Facultad De Artes  
El Teatro de la Facultad de Artes de la Universidad Central del Ecuador además de presentar 
espectáculos creados por y para sus alumnos, también ha sido escenario para espectáculos y festivales  
internacionales a cargo de maestros y estudiantes, que fueron organizados por el maestro Jorge Mateus. 
Este teatro de cajón tiene 24 años de vida, y es la única Escuela que fue construida para el fin que hasta 
la actualidad sigue cumpliendo. Es un auditorio cerrado, cuyo escenario está ubicado frente al público a 
una altura de un metro aproximadamente, con tres entradas al escenario, dos a los extremos y una en el 
centro. Según el ex iluminador del teatro de la Facultad de Artes, Don Gualberto Quintana, este teatro 
cuenta con la mejor acústica a nivel nacional. 
El espacio para el público consiste en 256 butacas colocadas en una ligera pendiente para que la vista 
sea ideal desde cualquier ángulo. El escenario mide 9,40 m. de ancho por 11,50 m. de fondo por 4,18 
m. de alto hasta el bambalinón. Cuenta con dos camerinos espaciosos con luces y espejos. 
La parte de la iluminación está  equipada para grandes diseños y cambios de luces, cuenta con una  
parrilla con catorce calles contrapesadas a 13,18 m. desde el piso. Y varias candilejas con algunos spots 
que pueden ser utilizados con luz blanca, o filtros según sea necesario como: quince lekolites ellip de 
20 grados de 500 W, cinco elipsoidales de 6 grados a 20 grados de 750 W, tres elipsoidales de 6 grados 
de 750 W, quince fresneles de 500 W,  una consola de 24 canales,  dos cajas de dimmer de 12 canales 
c/u de 2.400W por canal.Del mismo modo existe un cuarto de control de donde se puede dirigir la 
iluminación y sonorización.  
Existen  dos camerinos que están ubicados al lado derecho del escenario, de esta manera el actor tiene 
facilidades de entradas y salidas al escenario. Pero hace falta iluminación en cada uno de los espejos y 
además se cuenta con tres espejos en cada camerino y no son suficientes para todos los alumnos de la 
escuela.   
Una de las dificultades ha sido la falta de capital económico para innovar o terminar de construir la 
infraestructura, también faltan instrumentos de trabajo, y personal encargado de la tramoya y de la 
bodega de vestuario, otro de los puntos que más han perjudicado al Teatro de la Facultad de Artes es su 
ubicación, por ser poco conocida ya que se encuentra dentro de la Universidad Central del Ecuador, 
incluso los estudiantes de otras facultades  no la conocen. Además  que cometían actos desagradables e 
inesperados por personas que no pertenecían a la institución.   
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4.5. MONTAJE  
4.5.1. Puesta en Escena 
El montaje revela un alto grado de exigencia artística en muchos sentidos. En  lo que respecta al trabajo 
de la obra, la idea de escenografía que aportó a la ambientación; es de corte realista, la cual el director  
sintetizo  la propuesta del autor, debido al presupuesto de la escuela y los alumnos. Recrean un espacio 
con los elementos básicos para que el público reconozca que el lugar de acción, es el lugar de la casa 
de las hermanas.  
 
Fig. 21. Escenografía de la obra “Bailando en Lughnasa”. Estrenada en Junio del 2013. 
Fuente: personal. 
 
La obra  consta de dos actos; en el montaje realizado por el Licenciado Jorge Mateus se propuso una  
misma  escenografía para toda la obra, que fueron dos espacios específicos: la casa y el patio.   Dentro 
de la propuesta de la casa se manifiesta una sala, una cocina, un comedor y puertas que hacían 
referencia a las habitaciones de cada una de las mujeres, y en la parte exterior (patio) una banca cerca 
de la ventana de la cocina y una silla casi acabada por los años.  
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Además se dividía en dos tiempos: el presente que estaba narrado por Michael (hijo de una de las 
hermanas), que dialoga directamente con el público de la sala, para evocar la historia de su familia 
representada en el espacio escénico ubicado dentro del primer plano; y el pasado que estaba 
representado en el segundo y tercer plano por las hermanas, quienes  se apropiaban de la historia.  
Conociendo que la historia se desarrolla en Irlanda en el verano de 1936, la propuesta se basó 
espacialmente en una casa antigua, vieja y de bajos recursos, por la posición económica de estas 
mujeres; unas ventanas y puertas viejas, vasos y platos casi rotos, etc. Lo único que se apreciaba de 
gran valor y con un cuidado especial era la radio, que era el hilo conductor de la relación de la familia 
con el mundo exterior. Desde el punto de vista de dirección se quiso hacer hincapié en este aspecto 
para hacer más notorio la soledad de la familia. Esta propuesta del espacio también fue acompañada de 
varios planos de luces creadas por el ex iluminador de la facultad de artes Gualberto Quintana. A 
continuación se explica la forma que se ubicaron los objetos dependiendo de los planos.   
 Primer Plano 
En primer plano estaba el patio, en la parte derecha se encontraba la silla del niño narrador, que en 
varias ocasiones también la ocupaban otros personajes; también  se ubicaba  la parte frontal de la casa 
y cerca de la ventana de la cocina, la banca favorita de uno de los personajes femeninos de la obra: 
Maggy.   
 Segundo Plano 
En un segundo plano se encontraba el interior de la casa donde se ubicaban la cocina, el comedor, la 
radio, la puerta del cuarto de una de las hermanas y la puerta de salida; todos estos  se centraban en el 
lugar de conflicto. 
 Tercer Plano  
En el tercer plano, se ubicaba el patio trasero de la casa. 
4.5.2.   Marconi, La Radio 
La radio es el medio de comunicación de la familia con el mundo exterior  y eso le convierte en un 
personaje más de la obra, que ayuda al desarrollo dramático de la misma. Dentro de la obra se muestra 
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como la vida de las hermanas cambió cuando traen este aparato a la casa, una casa religiosa y centrada 
bajo las normas de Katte, la hermana mayor.  
 Fig. 22. Escenografía de la obra “Bailando en Lughnasa”. Estrenada en Junio del 2013, con ambientación de 
luces, con puntos de referencia: la mesa y la radio. Fuente: personal. 
Con una radio antigua, colgada de un hilo trasparente en la mitad de una parrilla del escenario con la 
ayuda del ex técnico e iluminador de la Facultad de Artes Gualberto Quintana,  se le dio a ésta un 
punto de enfoque en medio del escenario y sobre la misma un rayo de luz, era imposible que los 
espectadores no captaran la fuerza y la energía que este aparato compartía dentro de la obra. 
 La radio representaba dentro de la casa alegría, entusiasmo, sueños, ahnelos, una vida entera que estas 
mujeres en su día a día no podían vivirlas ni sentirlas.  
4.5.3. Dos espacios conjugados: la casa y la calle 
La propuesta se basó en dos espacios específicos la casa y la calle. La casa estaba dentro una 
plataforma que separaba a la calle en una altura de 10cm, además se utilizó dos puertas como entrada y 
salida. El espacio era evidentemente claro tanto como para los actores/personajes como para el público. 
Espacialmente fue analizado de la siguiente manera:   
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Fig. 23. Escenografía de la obra “Bailando en Lughnasa”. Estrenada en Junio del 2013. Antes de la presentación.  
Fuente: personal  
4.5.3.1.La casa:  
Era la protagonista de la historia, tenía varios deseos con cada uno de los personajes, pero 
principalmente era que las mujeres nunca salgan de ella. Como era una casa triste y de pocas visitas, a 
las hermanas siempre les brindaba una atmosfera pesada. Dentro de ella fue escenario para todos los 
conflictos de las hermanas. Esta se conformó con los siguientes espacios: 
 Puerta principal: esta puerta era el elemento social de entrada y salida con el mundo exterior 
 Puerta de entrada al cuarto: esta puerta solamente hacía referencia espacialmente al cuarto de 
Agnes y se trataba de un espacio cerrado y privado  
 Puerta de salida: cuando la puerta se cerraba hacia punto de referencia al patio, pero cuando 
estaba abierta era la puerta de salida al patio trasero. 
 Mesa: dentro de la casa era el único punto social de la familia 
 Cocina: el espacio favorito de la una de las hermanas: Maggy, era la dueña del lugar. Se 
encargaba totalmente de su espacio para dar de comer a las hermanas y propiamente para fumar 
uno que otro cigarrillo    
45 
 
4.5.3.2.La calle y patio:  
Se convirtió en el antagonista de la casa, al ser un espacio abierto y circulable era el medio de 
vinculación con el medio social a través de este espacio llegaban  visitas a la casa, aunque estas no 
podían entrar, hacía que las mujeres de alguna otra manera salieran de ella. Su deseo era que las 
mujeres tomen otro rumbo fuera de la casa. En la obra expresamente vemos que este espacio siempre 
está ocupado por el novio de una de las hermanas, Jerry.  En todo este espacio solamente se ubicaron 
dos elementos:  
 




 La banca vieja: esta banca era ocupada por el narrador y el niño, quien desde afuera recordaba 
la historia de sus tías.   
 La pequeña casa: el niño se encargó de la casa, era su único recuerdo presente con referencia 





DESCRIPCIÓN DE LA COMPOSICIÓN ESCENOGRÁFICA  
 
4.5.3.3.Elementos de composición escenográficos dentro de la casa  
Elementos Color Material Ubicación Utilería complementaria 
Radio Café y                   
crema 
Madera Centro Hilo 
Cocina Café y crema Madera 
Centro, lado 
izquierdo 
Velas, silla, candelario, vasos, platos, 
cucharas, ollas, cajón, banca y escoba   









Café oscuro Madera Foro, lado  
derecho 
Velas, candelario y silla 
Puerta de 
salida 
Plomo Fierro Foro lado 
izquierdo 
Caja de zapatos y vestido de Rose 
Esta composición estaba ubicada sobre una plataforma blanca de 10 cm. Aproximadamente  
4.5.3.4.Elementos de composición escenográficos fuera de la casa  
Elementos 
espaciales 
Color Material Ubicación 
Utilería 
complementaria 
Patio delantero Café Madera Proscenio 
Silleta y casa 
pequeña 
Patio trasero Café Madera Foro - 
Esta composición estaba ubicada sobre el escenario  
Elaborados por: Jenny  Flores  
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4.6. ELEMENTOS COMPLEMENTARIOS DE LA ESCENOGRAFÍA EN 
LA OBRA BAILANDO EN LUGHNASA 
 
La iluminación, el vestuario y el maquillaje  fueron también  factores importantes a la hora de crear una 
atmósfera; cada una de ellas tiene una carga dramática y en el proceso de la escenografía no podían 
pasar desapercibidas.  
 
Todas ellas al igual que la escenografía dependían de las limitaciones económicas de la Carrera y la 
Facultad, llevaron a diseñar y a buscar, mediante el reciclaje lo más  adecuado y cercano a la obra. 
4.6.1. Vestuario de la obra   
El vestuario también es un código de información, con este podemos apreciar al personaje y a simple 
vista nos ubica en el grupo social al que pertenece: religioso, militar, político, musical; así como 
también del estatus y clases sociales. El vestuario “habla” por sí solo, y además comparte historias.  
Cada uno de los personajes llevó vestuarios del año de 1936, para las hermanas de la obra, del diseño 
se encargó el director quien contrato a una costurera para crear el vestuario perfecto. Utilizamos una 
tela gigante con un estilo ambiguo que tenía una calidez, caída y textura que permitía acercarnos al 
vestuario de la época, que era un telón que se utilizó en una obra pasada del director,  para que 
económicamente podamos ajustarnos. También se mandó a reconstruir  abrigos, suéteres, chalecos que 
habían  encontrado los alumnos,  a la época a la que pertenecían. Luego de ser confeccionados los 
trajes fueron teñidos para que adquieran tonalidades que de alguna forma conecte con el espíritu y 
psicología de los personajes. 
Para los hombres se utilizó  también vestuarios de la época. Cada uno consiguió vestuarios parecidos y 
de igual forma se mandó a cortar y rediseñar con lo que se necesitaba. Todos y cada uno de los 




Fig. 25. Actores de la obra al finalizar la presentación. (izq-der): Gerónimo Garrido, Jenny Flores, María Carranza, Carolina 
Yánez, Sofía Garcés, Karina Irigoyen, y Carlos Bernal. Fuente: personal. 
4.6.2. Maquillaje aplicado en la obra 
El maquillaje del personaje concuerda adecuadamente con el período, el escenario y el estilo de la obra 
de teatro. Para esto se requirió familiarizarse con el guión. En el teatro existen diferentes técnicas de 
maquillaje como el natural, el envejecido, el artístico, etc.  De igual forma todas ellas dependen de la 
clase social del personaje, la edad, el grupo social al que pertenece y el estatus, estos efectos especiales 
toman tiempo y requieren materiales especiales. Si un rol necesita detalles de efectos especiales, se 
planifica el esquema con tiempo.  
Antes de que se aplicara el maquillaje, se realizó una investigación especial para realizar un maquillaje 
correctamente. Al ser una obra naturalista y realista y  los personajes eran de un estrato social bajo la 
propuesta de maquillaje fue algo sencilla y sobria.  Para tres de las cinco hermanas se debió utilizar un 
maquillaje de envejecimiento, porque estos personajes duplicaban casi la edad de las actrices, se 
recalcaron las arrugas de la frente, las mejillas, la boca, los ojos, al igual que al padre Jack. Para el 
resto de hermanas solo se resaltó los labios y mejillas. El personaje del niño/adulto solo se recalcó ojos 
y labios, la propuesta fue mucho más gestual ya que al ser dos personajes dentro de la misma escena, 
no se pudo dar énfasis a ninguno de los dos personajes.  
4.6.3. Iluminación del Escenario (Ambiente Utilizado) 
Básicamente para este tipo de escenografía el ex iluminador Gualberto Quintana propuso una 
iluminación sobria, con ambientes ámbar, y blancos. Además de cenitales en la en la cocina, la mesa, la 
silla, la radio y las puertas. En el patio se utilizaron calles de color rojo. Cuando Michael decía su 
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monólogo el ambiente en la casa se transformaba en azul, también se utilizaron gobos que se reflejaban 
en el telón, la luna con estrellas y finalmente cuando las hermanas bailaban el ambiente se 




















CONCLUSIONES Y RECOMENDACIONES 
5.1. CONCLUSIONES  
La escenografía no solo muestra el carácter dramático y recrea el ambiente de una acción espacial, sino 
que ayuda a los actores a contar y vivir historias. 
La escenografía como “escenografía” no debe trabajar sola, es decir, siempre debe complementarse con 
el estudio de la obra,  la iluminación, la utilería y la propuesta de maquillaje y  vestuario. 
En una obra de teatro es probable seguir las acotaciones del autor de manera literal o sintetizar, o 
adaptar la escenografía según las indicaciones del director o del grupo.   
Los procesos evolutivos de la escenografía no solo han logrado mayor acercamiento a la realidad en lo 
que respecta a una escenografía realista, sino, también a crear nuevas propuestas de escenografías 
como abstractas, sugerentes y funcional; dependiendo de la obra. 
Dentro de la puesta en escena no se logró satisfacer la correcta propuesta del autor Bryan Friel, por los 
problemas económicos en el desarrollo del montaje, pero a  pesar de esto se logró una escenografía 
exacta en el uso del color, la forma y la textura e incluso en la distribución espacial, los actores 
desarrollaron sus acciones físicas sin complicaciones donde lograron apoderarse de la obra, actoral y 
espacialmente. 
La propuesta escenográfica de los dos actos fue la misma debido a que la acción dramática requiere 
siempre el mismo espacio, por ende no se desarrolló problemas en los cambios de escenografía.   
La falta de conocimiento a nivel espacial-escenográfico en los actores, puede muchas veces cometer 
grandes errores a la hora de los montajes.   
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5.2. RECOMENDACIONES  
Que de alguna manera se aumente en la malla curricular de la Facultad de Artes, la materia  de 
escenografía o se extienda la materia de diseño teatral.     
La Escuela de Teatro tiene un alto reconocimiento en lo que respecta a la actuación teatral, sin 
embargo, considero que la escuela se puede extender a otras carreras como la de Diseño Teatral. 
Primero porque en el país no existe carrera alguna y segundo porque los actores necesitan 
complementarse con esta carrera, no  en el sentido de que todos los actores deben tener obligadamente 
este conocimiento, sino, que se podría mejorar la calidad de trabajo gracias al profesional de diseño.      
Es necesario antes de cualquier montaje realizar los estudios previos de la obra para tener un profundo 
conocimiento de la misma y que de ese mismo estudio surja la propuesta escenográfica para todo el 
equipo de trabajo. 
La ambientación mediante las luces es indispensable dentro de un teatro, con esto el actor se sentirá 
más cómodo y su interpretación estará mucho más cargada de emociones. 
Tener en cuenta qué clase de escenografía vamos a necesitar para que en futuras presentaciones no sea 
pesada y difícil de trasportar.       
Al momento del montaje, se debe utilizar lo estrictamente necesario ya sea planteado por el autor o por 
el director, no queremos un simple decorado, si no, que los personajes vivan sus acciones mediante 
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Fotos del estreno de la obra “Bailando en Lughnasa” 
 
Calentamiento corporal, vocal y grupal antes de la función 
 













Maggy, Rose y Michael escuchando detrás de la puerta a Jerry 
 
 
Los personajes cenando, minutos antes de la escena final 
